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1. INTRODUCCIÓN 


1.1. Justificación 

El presente trabajo es un proyecto artístico inspirado en la Alegoría de la caverna de Platón, 
donde diferentes artes coexisten en el escenario empleando la música de Ian Clarke como hilo 
conductor. 

Este proyecto surge y se configura a partir de unas ideas previas que han sido clave en el 
desarrollo del trabajo. 

En primer lugar, quería realizar un trabajo de carácter performativo con una puesta en 
escena innovadora que me permitiera trabajar los diferentes aspectos estéticos, prestando atención 
a cada uno de los elementos que forman parte de la representación. 

Por otro lado, quería interpretar música moderna del siglo XXI con el objetivo de dar 
visibilidad a la música de compositores actuales y dar a conocer las posibilidades sonoras de la 
flauta a través del empleo de técnicas extendidas. 

Otra idea que quería llevar a cabo era que las piezas estuvieran relacionadas entre sí y 
tuvieran un sentido global a través de una historia. 

Por último, quería que este trabajo fuera interdisciplinar ya que me parece muy interesante 
la idea de trabajar con otras artes escénicas y aprender de ellas. 

Partiendo de estas motivaciones e intereses y como resultado de esta búsqueda: 

He escogido la música del compositor inglés Ian Clarke, uno de los compositores más 
destacados en el repertorio moderno de la flauta en la actualidad. Su música, muy influenciada por 
la música moderna de finales del siglo XX es idónea para este proyecto ya que es muy descriptiva 
y permite crear ambientes diferentes con el uso de técnicas extendidas. Se trata de una música muy 
libre que surge de la experimentación y la improvisación y permite adaptarse a las necesidades del 
guión. 

En lo referente a la historia, tras barajar diferentes posibilidades desde la creación de un 
relato a la utilización de un texto literario histórico o de fantasía, pensé en la creación de un guión 
propio inspirándome en un texto filosófico para lanzar un mensaje social e invitar al público a la 
reflexión. Dentro de la filosofía me decanté por la Alegoría de la caverna de Platón debido a su 
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popularidad y su posible aplicación en la sociedad actual. El proyecto es una 
modernización del mito. No pretende ser una representación exacta ni tampoco aleccionar al 
público, simplemente invita a la reflexión mediante una interpretación artística. 

Por otro lado, ya que uno de los fines del arte es comunicar, ¿por qué no trabajar con otras 
artes escénicas para transmitir ideas? ¿Por qué no ut ili zar la música junto con otras formas de 
expresión artística para lanzar un mensaje social? 

Como respuesta a estas cuestiones, me decanté por la danza ya que la música y el 
movimiento siempre han ido de la mano. A pesar de ser dos disciplinas distintas, impartidas por 
profesionales especializados, que tienen objetivos y contenidos diferenciados, ambas tienen 
numerosos aspectos en común, de los que pueden beneficiarse mutuamente. Autores de reconocido 
prestigio en la pedagogía musical como Dalcroze y Orff no conciben la enseñanza musical si esta 
no va acompañada de movimiento. De modo que la música y la danza serán los pilares 
fundamentales de este proyecto, pero también se incluirán otras artes de forma transversal como 
el arte dramático, puesto que en la representación se realizará una teatralización de la historia. Así 
mismo, se ut ili zará la proyección de un cortometraje y se empleará la iluminación como elemento 
escenográfico. 

Es así como surge El mito de la caverna a través de la música de Ian Clarke: Convergencia 
de la música y la danza en el proceso creativo. 

1.2.Objetivos 

1. Ampliar las posibilidades sonoras del instrumento a través del estudio y desarrollo délas 
técnicas extendidas. 

2. Potenciar la creatividad e imaginación del intérprete en el plano musical, así como en el 
plano escénico. 

3. Dar a conocer la música de Ian Clarke, uno de los compositores más destacados del 
repertorio moderno de la flauta en la actualidad. 

4. Trabajar de forma interdisciplinar con otras artes. 

1.3.Metodología 

La metodología empleada para este trabajo es cualitativa ya que se han utilizado métodos 
de recolección de datos y material referente a la sociedad y la música de la época actual. 
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Respecto a las fuentes utilizadas, este trabajo es una investigación documental ya que se 
ha util iza do la revisión bibliográfica para poder plantear el estado del tema en cuestión a partir de 
la búsqueda, la organización y la comparación de información sobre el tema. 

Está basado en una metodología analítica no solo por el análisis de las obras sino también 
por el análisis de la influencia de la sociedad en la música. 

En cuanto a la temporalización, corresponde a un estudio diacrónico ya que se centra en la 
música y la sociedad actuales. 

No obstante, esta investigación no se reduce sólo al empleo de estos métodos, herramientas 
y procedimientos de investigación, sino que afecta a la epistemología, así como a las 
consideraciones ontológicas referidas al objeto de la investigación y a las teorías que orientan su 
construcción. 

La metodología que se emplea es principalmente activa y participativa de carácter 
procesual, atenta a los procesos creativos más que a los productos de la creación. Se desarrolla una 
indagación del proceso creativo en la que se exponen todos los problemas encontrados y los 
procedimientos y decisiones tomadas a lo largo del proyecto escénico. Además, se adopta una 
mirada reflexiva atenta a la forma en que a lo largo de ese proceso tanto el sujeto, como el objeto 
de investigación, se reconfiguran mutuamente. 

El trabajo escrito está estructurado en dos secciones. En primer lugar, una descripción del 
proceso musical en la que se aborda la biografía del compositor, su estilo y el análisis de sus obras. 
La segunda sección consiste en una descripción de la adaptación escénica del mito y su montaje 
en el que se incluye un diario donde queda reflejado el trabajo individual y colectivo. 

1.4.Estado de la cuestión 

Dentro del plano performativo existen diferentes trabajos que comparten ciertas similitudes 
con el proceso de creación como: 

El proyecto de Máster Orpheus in Hades... a Beethovenian approach: An analysis of 
possible connections between the 'Andante con Moto' ofthe Fourth Piano Concertó Op.58 by L. 
Van Beethoven and the Greek myth ‘Orpheus in Hades ’ de Cecilia Cirión Arana. Teniendo en 
consideración la popularidad del mito griego de Orfeo entre los intelectuales de la época, la autora 
busca conexiones entre éste y la música de Beethoven. Su objetivo es establecer estrategias 
interpretativas para poner en evidencia esta relación, de tal suerte que su performance de este 
movimiento pueda ilustrar posibles puntos de conexión con el mito a través de la armonía, la 
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textura o la narrativa. Para ello analiza la partitura, las crónicas del estreno, opiniones de intérpretes 
y críticos y la historia mitológica misma. A partir de esta búsqueda de fuentes, la autora pudo 
informar su interpretación en elecciones como: intensidad y características del toque en el teclado, 
carácter, momentos que deben ser enfatizados, colores tímbricos y recursos expresivos (Royal 
Conservatoire The Hague 2014, 15). 1 

El proyecto de grado del saxofonista Juan José Faccio titulado Proyecto Delta: 
interrelación entre intérprete, obra y público en la música contemporánea (Esmuc 2013), también 
problematiza la relación entre la interpretación musical y el espacio del concierto. El autor elabora 
un programa de concierto en tomo a obras de compositores contemporáneos como Stockhausen, 
Grisey, Cage y Reich, aportando además una puesta en escena específica para el mismo, que 
contempla el desplazamiento de los intérpretes, además de la presencia de una bailarina en algunas 
piezas. El objetivo del autor es proponer el concierto como una instancia para escuchar y para ver, 
dónde la espacialidad no es casual, sino que ha sido cuidadosamente trabajada. 2 

El proyecto de grado titulado Pentathlon de Pepa Fusté Pujado (Esmuc 2007). Plantea un 
espectáculo musical multimedia o interdisciplinar. En el trabajo escrito, la autora se refiere a la 
concepción del espectáculo, al argtimento, la interacción entre música, imagen, movimiento y 
literatura, al proceso escénico de la obra y su ejecución, así como los principios estéticos de su 
montaje y la experiencia artística resultante. 3 

También existen diversos trabajos que han tratado de forma específica el mito de la caverna 
mediante diferentes expresiones artísticas como: 

Cine: 

o The Matrix 4 
o Room. 5 

Teatro: 

o Versión teatral del Mito de la Caverna por el grupo de teatro Baúl Polisémico. 6 


'López, R. y Cristóbal, U. (2014) Investigación artística en música. Problemas, métodos, experiencias y modelos. 
(p.91) Barcelona. Fondo Nacional Para la Cultura y las Artes de México. 

2 Ibíd, p.208. 

3 Ibíd, p.210. 

4 Silver, J (productor) y Wachowski, L, Wachowski, L (directoras). (1999). The Matrix (película). Estados Unidos: 
Warner Bros, Village RoadshowPictures, Groucho II Film Partnership. 

5 Guiney, E., Gtoss, D. (productores) y Abrahamson, L. (director). (2015) Room (película). Coproducción Irlanda- 
Canadá-Reino Unido: Film4, Irish Film Board, Telefilm Cañada, Filmnation Entertainment, Element Pictures, No 
Trace Camping. 

6 Lora, E. (director) Baúl Polisémico (gmpo de teatro). (16 noviembre 2013). Versión teatral del Mito déla Caverna, 
Nueva Acrópolis, Bogotá. 
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Pintura: 

o Velázquez pintó las ideas ejemplares de Platón. En Estudios de historia del arte: 

libro homenajea Gonzalo. 7 
o Una tibia Imagen de lo Inteligible. 8 

o Recreación del mito de la caverna de Platón a través de una intervención artística 
mural con participación ciudadana. 9 
Fotografía: 

o La identidad en la sombra: del registro fotográfico al retrato interdisciplinario. 10 
Danza: 

o Improvisación de danza sobre el mito de la caverna de Platón. 11 
o La danza de la caverna o el fracaso de Platón. 12 
Música: 

o El mito de la caverna disco de guitarra flamenca de Juan Manuel Cañizares. 13 


Como vemos, el Mito de la caverna ha servido de inspiración para la creación de diversos 
proyectos mediante diferentes expresiones artísticas. Sin embargo, ninguno de los proyectos 
anteriores mencionados cumple las mismas características que el que se presenta a continuación, 
lo que hace que este proyecto sea innovador, creativo y personal. 


7 Lorente, J. F. E. (2013). Velázquez pintó las ideas ejemplares de Platón. En Estudios de historia del arte: libro 
homenaje a Gonzalo M. Borras Gualis (pp. 341-356). Institución Femando el Católico, Zaragoza. 

8 Lobo, A. (2012). Una tibia Imagen de lo Inteligible (Trabajo Final de Carrera). Universidad Nacional de Córdoba, 
Córdoba. 

9 García, J. (2014) Recreación del mito de la caverna de Platón a través de una intervención artística mural con 
participación ciudadana, Lorquí, Murcia. 

10 González, E. S. (2016). La identidad en la sombra: del registro fotográfico al retrato interdisciplinario (Trabajo 
Final de Master). Universitat Politécnica de Valencia, Valencia. 

11 Improvisación de danza sobre el mito de la caverna de Platón (abril 2016), Olimpiadas Filosóficas Gallegas, 
Oviedo. 

12 L’ull clássic (compañía) La danza de la caverna o el fracaso de Platón. (31 octubre 2002) Fundación Pilar i Joan 
Miró, Mallorca. 

13 Cañizares, J.M. (2018) El mito de la caverna. [Música y guitarras de Cañizares] [CD], Madrid: JMC Music 
Productions S.L. 
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2. PROCESO MUSICAL 

2.1.Biografía de Ian Clarke 

El reconocido flautista y compositor Ian Clarke nace 
en 1964 en Bradstairs, Kent, al sureste de Inglaterra. 

Comienza sus estudios musicales a los seis años con la flauta 
de pico, a los ocho recibe clases de piano y a los diez 
comienza a tocar la flauta de forma autodidacta. 

A los dieciséis años entra en la Guildhall School of 
Music and Drama de Londres y estudia flauta con Simón 
Hunt y Averil W illi ams. 14 

En su adolescencia, Clarke y sus amigos forman una 
banda de rock influenciada por grupos como Yes, 

Motorhead, Black Sabbath y Pink Floyd, para la cual 
aprende a improvisar y componer canciones. 

Aunque Clarke continuó estudiando flauta clásica con Kate Lukas, Williams y Hunt de la 
Guildhall School, sus estudios universitarios tomaron una ruta no musical. Asistió a la London 
School of Economics and Political Science para obtener una titulación en matemáticas. 

Después de trasladarse y graduarse en matemáticas en el Imperial College de Londres en 
1986, Clarke continuó tocando con su grupo de rock. Ese mismo año, al grupo de Clarke se le 
ofreció la oportunidad de grabar un álbum instrumental de música new-age titulado Environmental 
¡muges para una compañía de bibliotecas musicales. 

Durante la sesión de grabación, Clarke comenzó a experimentar con sonidos de flauta no 
convencionales, tomando como referencia los sonidos que sus compañeros producían con sus 
guitarras y sintetizadores. Experimentó con la flexión de afinación, diferencias tímbrales y otros 
tipos de técnicas extendidas, efectos que figurarán de manera prominente en sus frituras 
composiciones. 

Más tarde, en 1992, Clarke y su compañero de banda Simón Painter formaron Diva Music, 
una compañía de producción y composición musical En 2005, el dúo escribió y produjo el primer 
álbum en solitario de Clarke titulado Within..., La música que se encuentra en este álbum es 



14 Leigh, C. (2012) Extended Techniques and Electronic Enhancements: A Study of Works by Ian Clarke (Tesis 
doctoral). University of Southern Mississippi, Mississipi. 
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representativa del estilo compositivo de Clarke, que según, él ha sido influenciada principalmente 
por la cultura pop y rock europea. La lista de músicos y compositores que le han servido de 
inspiración incluye al vocalista de jazz estadounidense Bobby McFerrin, al compositor alemán 
Karlheinz Stockhausen, al flautista de vanguardia estadounidense Robert Dick y al flautista de 
rock británico Ian Anderson de la banda de rock Jethro Tul 15 

Actualmente, Clarke es profesor de flauta en la Guildhall School of Music and Drama de 
Londres y profesor emérito de la Academia de Educación Superior. Continúa trabajando con el 
músico/compositor Simón Painter escribiendo, produciendo e interpretando música para cine y 
televisión bajo el nombre de Diva Music y viaja extensamente dando clases magistrales de técnicas 
extendidas. 

Ha sido artista invitado en importantes convenciones de Brasil, Canadá, Islandia, Japón y 
diversos países europeos. Además, ha participado en numerosas ocasiones para la Brilish Flute 
Society (BFS) y para la National Flute Association (NFA) en Estados Unidos. 

Ha sido coodirector de la Escuela Internacional de verano de Woldingham durante muchos 
años y ha colaborado en diferentes cursos de flauta como el curso de Flauta Grollo en los Países 
Bajos o el Curso Complet 21st Century Flutist de California entre otros. 

Por otro lado, ha impartido clases magistrales en prestigio sos conservatorios como la Royal 
Academy of Music (RAM) y la Guildhall School of Music & Drama (GSMD) de Londres, así 
como en la Juilliard & MSM de Nueva York. 16 

2.2.Estilo compositivo 

La importancia de las obras de Ian Clarke radica en su estilo compositivo único. Su música 
presenta sonidos y estilos (pop, blues, electrónica...) que uno no esperaría escuchar dentro del 
ámbito académico de la flauta. 

Por lo general, su música surge de la experimentación y de la improvisación y permite al 
intérprete crear ambientes diferentes ut ili zando técnicas extendidas. 

Se trata de una música muy descriptiva fuertemente influenciada por la música de cine y 
por la música moderna. Podríamos decir que su música surge de la combinación de distintas 
influencias y experiencias del compositor. Su formación clásica influye en su escritura y su interés 


15 Monier, Shelly (2010) Three Works For Flute By Ian Clarke: An Analysis And Performance Cuide (Tesis doctoral) 
University of Nebraska-Iincoln, Nebraska. 

16 Clarke, I. (2016). Ian Clarke, Flautist/Composer, “Biography”: http://www.ianclarke.net. 
http://www.ianclarke.net/page4.html 
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hacia la música jazz y música moderna, propicia el empleo de técnicas extendidas para conseguir 
nuevos sonidos. 

Cada obra tiene su propio hilo conductor y se inspira en imágenes, pensamientos, y 
sentimientos concretos que poco apoco van tomando forma en sus composiciones. Por ejemplo, 
Touching the Ether contiene ideas filosóficas y emocionales. 17 

Estas características conllevan a que la música de Ian Clarke sea un vínculo de unión entre 
la música académica y la moderna atrayendo a un público más amplio y diverso. 


Lista de composiciones de Ian Clarke hasta 2017 18 

Flauta sola Flauta y piano 

Múltiples flautas Ensemble de 

Flauta y CD de 


y piano flautas 

acompañamiento 

The Great Train Orange dawn 

Maya (dos Within... 

TRKs 

Race 

flautas y piano) 


Hypnosis 

Walk Like This 

Tube rama 

Zoom Tube 

Curves (tres 


The Macl Hatter 

flautas y piano) Zig Zag Zoo 

Within... 

Beverley 


(flautín, flauta y 

Sunstreams 


flauta en sol) 

Sunday Morning 



Spiral Lament 



Touching the 



Ether 



Hatching Aliens 



Deep Blue 




17 Miyazawa (2015) Artist interview Ian Clarke (UK): http://www.miyazawa.com. 

http://www.miyazawa.eom/artists/miyazawas-artists/europe/ian-clarke/#interview 

18 Clarke, I. (2016). Ian Clarke, Flautist/Composer, “Publications http://www.ianclarke.net. 

http://www.ianclarke.net/publications.html 
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Clasificación de piezas de exámenes por grados 19 

ABRSM (Associated Board of the Royal Schools of Music) 

Sistema examinador del Reino Unido e internacional. 

Grado 1-8 más Diploma. 

Grado 8: 

Sunstreams 

Hypnosis 

The Macl Hatter 

Sistema de exámenes basado en Trinity Collcgc y Guildhall 

School and Drama de Londres, Reino Unido. 

Grado 1-8 más Diploma 

Grado 7: 

Sunstreams 

Beverley 

Grado 8: 

Hypnosis 

The Great Train Race 

Camegie Hall/Royal Conservatory. 

Sistema de exámenes canadiense/EE.UU. 

Grado 1-10 más ARCT. 

Grado 8: 

Sunstreams 

Grado 9: 

Hypnsosis 

Grado 10: 

The Macl Hatter 

ARCT: 

The Great Train Race 
Zoom Tube 

AMEB (Australian Music Examinations Board) 

No especifica grado. 

The Great Train Race 
Spiral Lament 

Zoom Tube 

Orange Dawn 
Tuberama 


Piezas de competición 20 

BBC Young Musician Woodwind 

Zoom Tube 

Spiral Lament 

British Flute Society Young Artist 

Touching the Ether (ganador 2012) 

NFA (USA) Young Artist. 

Pieza obligada: Zoom Tube 

Guildhall School of Music & Drama, Woodwind prize 

Hatching Aliens 


19 Clarke, I. (2016). Ian Clarke, Flautist/Composer, “Where tostart with Clarke?”: http://www.ianclarke.net. 
http://www.ianclarke.net/page38.html 

20 Ibíd. 
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2.3.Obras seleccionadas 

2.3.1. The Great Train Race “The ilute As You Don’t Usually Hear It!” 

Contexto 

La gran carrera de trenes '‘La flauta como no sueles escucharla ” es una obra para flauta 
sola compuesta por Ian Clarke en 1993. Esta pieza de aproximadamente 4 minutos ha sido muy 
popular en todo el mundo desde su primera publicación. 

Tal y como indica su nombre, la pieza simula una carrera de trenes y emplea diferentes 
técnicas extendidas para conseguir su objetivo como: sonido residual ( residual tone), armónicos 
explosivos ( explosive harmonios), flutter tonguing, cantar y tocar (s inging and playing), 
multifónicos ( multiphonics ), trinos tímbricos ( trimbral trills), respiración circular ( circular 
breathing), flexión de afinación ( note bending) y microtonalimos ( slightly sharp - quarter sharp). 

A pesar de que la composición original fue compuesta para flauta con pata de si, Ian Clarke 
compuso otra versión para pata de do con el objetivo de hacerla accesible a todos los flautistas. 

Las dos versiones son muy similares y ambas requieren que la flauta tenga platos abiertos. 
Se diferencian en las dos primeras páginas hasta los primeros multifónicos (compases 1-31) y en 
los compases 102 y 103 justo antes del multifónico fínaL 

En la segunda edición (que es la que se recoge en este trabajo) se incluyen las dos versiones, 
pero mi análisis se centrará en la versión para flauta con pata de si. 

Además de las anotaciones que aparecen a lo largo de la partitura, Ian Clarke realiza una 
breve explicación sobre las técnicas extendidas y su ut ili zación al principio y final de la obra. En 
el reverso de la portada aparecen las notas de interpretación originales de la I a edición de 1993 y 
al final de la pieza notas adicionales e información sobre la edición de 2010. 


Análisis formal 

La pieza se basa en la forma rondó clásica ABACA con una introducción y una codetta final En 
ella se intercalan temas contrastantes como veremos a continuación. 
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Estructura The Great Train Race (versión pata de si) 


Intro 

A 

B 

A’ 

C 

A” 

Codetta 

Ubicación 

compases 

1-16 

17-30 

31-61 

62-75 

75-88 

89-101 

102-104 

Centro 

tonal 

SiM 

Si m / Re 

m 

LaM 

Re m 

Re m 

Re m 

Si m 

Técnicas 

extendidas 

empleadas 

Residual/ 

breathy 

tone. 

Armónicos 

explosivos. 

Fruía tto. 
Residual/ 
breathy 
tone. 
Cantar y 
tocar. 

Multifónicos. 

Bends 

Cantar y 
tocar. 

Trino 

tímbrico. 

Trino 

tímbrico. 

Respiración 

circular. 

Cantar y 
tocar. 

Trino 

tímbrico. 

Residual/ 
breathy tone. 
Multifónicos. 


La pieza comienza con una introducción. Su objetivo es dar la sensación de que se 
aproxima desde lo lejos un tren de vapor y que rápidamente se desvanece en el horizonte. 

En ella, el número de compases no está claramente definido. El compositor establece 16 
compases, pero indica que este número es orientativo ya que lo verdaderamente importante es 
conseguir el efecto. Así lo refleja al inicio de la obra: 

Imagínate que esta primera página es una partitura gráfica (piensa en un tren de vapor). La forma, 
el ritmo, los acentos y el centro tonal son importantes, mientras que la graduación precisa de los 
armónicos y el número de compases son solo orientativos. (Clarke 1993, p.7) 

La introducción se desarrolla a partir de un patrón rítmico de semicorcheas en las que se 
acentúa la primera semicorchea del primer, tercer y cuarto pulso de cada compás. Este patrón irá 
cambiando de intensidad para conseguir el efecto de acercamiento (crescendo) y alejamiento del 
tren (diminuendo). Para ello, el compositor emplea las técnicas de Residual/Breathy tones y 
Expío sive Harmonios. 


Presto J = 184 

RRRRRRRR simile... 


N.B. Imagine this first page ¡s a graphic score - think ’Stcam Train’l 

The shape, rhythm, aceents & tonal centre are importan! 

whereas the precise graduaron of harmonics and number of barv are guides. 

Refer lo performance notes ihroughout. 





> > > 

R - Residual/breathy tone notated by open slashed noie-head 


El residual/breathy tone (sonido residual o de aire) se produce cuando no se consigue un 

sonido determinado. Según las anotaciones del compositor que aparecen en el preámbulo de la 
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partitura, “el efecto se realiza mediante «un ligero desprendimiento» o «deformación» de la 
embocadura, empujando la mandíbula hacia adelante y reduciendo el espacio entre los dientes 
superiores e inferiores”. (Clarke, 1993) 

Este efecto se representa gráficamente con una barra oblicua sobre las cabezas vacías de 
las notas. Además, Clarke también coloca una R por encima de las notas en el primer compás para 
enfatizar aún más la técnica (R- ResiduaVbreathy tone). 

Estos sonidos residuales se intercalan con los armónicos explosivos que surgen de acentos 
cortos, cada vez más enérgicos producidos por soplidos muy rápidos que refiierzan el ritmo y 
proporcionan mayor intensidad a la sección. No se pretende que el intérprete reproduzca los 
armónicos escritos, sino que ha de buscar el efecto respetando la forma dinámica y rítmica de la 
partitura. 

Según las indicaciones de 1993, Clarke indica que la introducción debe interpretarse en 
una sola respiración. Si resultase ser un problema, el compositor recomienda una contracción de 
la idea musical. Sin embargo, en las anotaciones de 2010, Clarke señala que en caso de necesitar 
más de una respiración, ésta deberá realizarse después de alguno de los armónicos explosivos. 

La parte A se divide en dos frases. La primera en Si menor (compases 17-23) y la segunda 
en Re menor (compases 24-29). El tema consiste en un patrón de semicorcheas en el que se acentúa 
el primer y último tiempo de cada compás dándole importancia a las notas que sobresalen. La 
notación que se emplea en esta sección es tradicional salvo del compás 21 al 23 donde aparece el 
efecto flutter tonguing enfatizando el sforzando y posteriormente el residual tone. 




Este tema aumenta progresivamente la intensidad hasta llegar a una escala cromática 
descendente que va desde el fa5 hasta el re3 (compás 30) que sirve de enlace con el siguiente tema. 
En este puente, el compositor indica que se realice empleando la técnica de cantar y tocar, por lo 
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que el intérprete deberá tocar la voz superior con la flauta y cantar simultáneamente la voz inferior 
(güssando). En el caso de que el intérprete sea un hombre, deberá cantar con falsete. 



A- ...— 

. ~ 1 _ ' ***•*• :==y- ? > 

Jff ===== _ 


En la parte B (compases 31-61) aparece nuevo material temático donde predominan los 
sonidos multifónicos (producción de intervalos armónicos, util iza ndo digitaciones específicas y 
técnicas de producción del sonido) con el centro tonal en La M. Del compás 31 al 37 se presenta 
este nuevo tema que consiste en la alternancia de dos acordes, el de tónica (la M) y el de sexta 
napolitana (sib M). 

Los multifónicos se pueden trabajar practicando las diferentes voces de forma separada. Es 
importante que el soplo de aire sea lento y cálido. 



• \ # 

.• • • m 


«cAo wv maso erwSMo 


M 


i* 



Ti 

ÍT 

ii 


-r-r- 

t* 

MI*! 

T O 

k s 


s 

<9 s 

• 

0 

• 

0 





• 





En el compás 38 comienza una progresión (accelerando y crescendo) que culmina en el 
compás 54. Del compás 54 al 57 tendrá lugar una sucesión de multifónicos que poco a poco irá 
disminuyendo la velocidad hasta llegar a los compases 58-61, donde sonará la bocina del tren 
mediante otro multifónico y una flexión de tono (Jbend note). Esta flexión se consigue mediante el 
movimiento del labio y la inclinación de la cabeza o rotación de la flauta hacia dentro, haciendo 
que el orificio de la embocadura sea más pequeño, llegando a sonar un semitono por debajo. 
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En toda esta sección, aparecen en total ocho multifónicos diferentes con solo cinco 
digitaciones. Además, para facilitar el paso de un multifónico a otro a medida que se incrementa 
la velocidad, Ian Clarke proporciona digitaciones alternativas para algunos de ellos. 

La parte A’, en Re m, (conpases 62-73) sigue el mismo diseño de semicorcheas del primer 
tema solo que ahora el intérprete usará la técnica extendida de cantar y tocar simultáneamente. 
Para ello, deberá cantar una octava por debajo de lo que está escrito. 


Tempo primo 


Sing and play (voicc onc octave lower - tal sedo for males) 



La mejor manera de trabajar este fragmento es cantar la melodía primero y después 
incorporar la flauta, dejando que la voz solo suene como un zumbido. 

En general, la pieza está cargada de energía, personalidad y velocidad y en las secciones 
de cantar y tocar la actitud de euforia y entusiasmo tiene que estar presente. 

La parte C comienza en el compás 74 con una nueva idea, la utilización de trinos tímbricos. 
Este trino se consigue tocando sucesivamente tres notas, mi bemol, re cuarto-sostenido y do doble- 
sostenido, para las cuales Clarke proporciona unas digitaciones específicas. 



tr 



El trino posteriormente se convierte en quintillos y después en tresillos. Este patrón rítmico 
termina con un rallentando y culmina en un do5. Ian Clarke indica que esta sección se puede 
realizar (si es posible) con respiración circular prolongando el suspense. 
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Al igual que la introducción, esta parte no tiene un número específico de compases. Como 
dice Ian Clarke (2010) “La partitura es el mapa, no el territorio.” Por tanto, la partitura es solo una 
guía, lo importante es la idea musical. Así es como Clarke ilustra este fragmento en sus 
explicaciones de la edición de 2010: 



Después de un silencio dramático aparece de nuevo el tema A” en Re m (conpases 89- 
101). Se trata de una reexposición casi literal del tema A’ con la diferencia de un cambio de octava 
y la introducción de trinos tímbricos en la última semifrase como transición ala codetta. 



7 


La codetta, en Si m, consiste en una repetición de dos compases de la introducción, 
u tili zando la técnica de residual/breathy tone y un multifónico final que ilustra la llamada final de 
un silbato de tren de vapor. 



Es de vital importancia que esta pieza se interprete con convicción, actitud y carácter. 
Como dice Ian Clarke (2010) “Pase lo que pase, toca con convicción”. 
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2.3.2. Zoom Tube 
Contexto 

Zoom Tube , originalmente titulada Groove Tube es una pieza para flauta sola compuesta 
por Ian Clarke en 1999, dedicada a su mujer, Carne Clarke. 

Zoom Tube ha sido utilizada varias veces como pieza de competición internacional, 
incluyendo el Concurso de Jóvenes Artistas 2006 de la NFA. Fue seleccionada para su inclusión 
en GCSEAnthology of Music (2016) de la Edición Peters en la sección “Changing Directions of 
Western Classical Music from 1900” como ejemplo de técnicas extendidas. 

Ha sido programada libremente en numerosas ocasiones por los finalistas de la BBC Young 
Musician of the year (Joven Músico del Año de la BBC), la prestigiosa competición de la Royal 
Overseas Leagtie de 2012 y muchos otros premios importantes para instrumentistas de viento 
madera. Ahora se encuentra en el Camegie Hall/Roya 1 Conservatory (sistema de exámenes 
canadiense/estadounidense grado 1-10 más ARCT) y en el AMEB (Australian Music 
Examinado ns Board). 21 

Es una pieza de rhythm and blues en la que se emplean una gran variedad de técnicas 
extendidas en las que se demuestra que el flautista puede tener Groove empleando todo tipo de 
sonidos percusivos. 

El compositor recomienda que antes de tocar esta pieza, el intérprete esté algo 
familiarizado con este tipo de técnicas. Aun así, hay muchas explicaciones a lo largo déla partitura, 
por lo que la experiencia previa con técnicas extendidas no es un prerrequisito, sólo es útil 

En el prefacio de la partitura, Ian Clarke escribe lo siguiente: 

Las nuevas composiciones están necesariamente, consciente o inconscientemente, influenciadas 
por otras obras. En el caso de Zoom Tube hay muchas inspiraciones: rhythm & blues, Bobby 
McFerrin, Stockhausen, Robert Dick, Ian Anderson y la flauta sudamericana son las que me 
vienen a la mente de inmediato, pero estoy seguro de que hay muchas más si quisiera profundizar. 
Más allá de estas influencias, tuve una gran idea de lo que quería lograr y, como soy compositor 
y flautista, naturalmente su origen fue en gran medida a través de la experimentación y la 
improvisación con el instrumento. Las técnicas extendidas y, por lo tanto, la paleta de colores, 
fueron más un medio para alcanzar un fin que un fin en sí mismo. Entre otras cosas, yo quería que 
la flauta hiciera groove, tanto como lo haría un guitarrista rítmico, por lo que se requería acordes 


21 Clarke, I. (2016). Ian Clarke, Flautist/Composer, “Zoom Tube”: http://www.ianclarke.net. 
http://www.ianclarke.net/zoom%20tube.html 

16 



El mito de la caverna a través de la música de Ian Clarke: Convergencia de la música y la danza en el 
proceso creativo 

(multifónicos) y técnicas de distorsión. La voz humana junto con flexiones de tono se utilizaría 
para imitar a una batería a través de articulaciones percusivas e interjecciones que dan una mayor 
sugestión rítmica. [...] Además, tras el éxito de The Great Train Race, buscaba un mundo sonoro 
aún más diverso empleando muchas más técnicas extendidas. Para ello, además de las técnicas ya 
mencionadas, exploré los cuartos de tono, el color del sonido de aire, así como el efecto de cantar 
y hablar utilizando inflexiones sutiles de tono que se encuentran fuera de la escala temperada. En 
definitiva, quería crear algo nuevo y distinto para el flautista que sorprendiera e inspirara. 
(Clarke, 1999). 

Análisis formal 


Estructura Zoom Tube 


Sección I 

Sección II 

Sección III 


Intro 

A 

B 

Intro 

C 

D 

A 

Codetta 

Ubicación 

compases 

1 

3-22 

23-34 

35-46 

47-57 

58-78 

79-86 

87-96 


La estructura de Zoom Tube se divide en tres grandes secciones: la sección I (compases 1- 
34), sección II (compases 35-78) y sección ni (compases 79-96). Así mismo cada sección la 
podemos dividir en subsecciones como veremos a continuación: 


Sección I 


Intro 

A 

Trans. 

A’ 

Trans. 

B 

Trans. 

Ubicación 

compases 

1-2 

3-11 

12 

13-21 

22 

23-29 

30-34 

Compás 

Indeterminado 

Alternancia 
2/4 - 4/4 

9/8 

Alternancia 
2/4 - 4/4 

4/4 

Alternancia 
9/16 y 3/8 

4/8 y 
4/4 


La obra comienza con una introducción (aproximadamente 20 segundos) que consiste en 
un glissando entre las notas re3 y la3 utilizando digitaciones especiales y un sonido residual 
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Tras esta breve introducción se presenta el tema A (compases 3-11). Se trata de un tema 
muy rítmico que se desarrolla a partir de la escala menor de blues de mi empleando diferentes 
técnicas extendidas como los sonidos multifónicos, note-heads y shadow notes. 



Clarke emplea el uso de interjecciones vocales para destacar ciertos pasajes generando 
diferentes tipos de articulación. En este sentido, el compositor menciona tres maneras distintas de 
articular: sin tono; con la embocadura en posición de habla (buscando un efecto percusivo al atacar 
los sonidos con sílabas como “che”, “kay”, “ke”, du” etc., en varias intensidades); o con un sonido 
de flauta convencional Según Ian Clarke, la ausencia de una cabeza de nota (shadow note ) se 
articula, en la mayoría de los casos, con una “ke” empleando un sonido ligero y apagado, mientras 
que la presencia de una nota tachada indica el uso de un sonido residual con poco o ningún sonido. 


El compás 13 escrito en 9/8 enlaza a través de un cromatismo de cuartos de tono de nuevo 
el tema A en octava alta con mucha más fuerza y presencia empleando el efecto de cantar y tocar 
ala vez (compases 13-21). 



El compás 22 es otra transición muy rítmica que enlaza el tema A con el B a través de un 
descenso de cuartos de tono, multifónicos y shadow notes. 
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kc ke ke k<t 

no voice 


El tema B (compases 23-29) consiste en una secuencia rítmica microtonal que se intercala 
en un compás de 9/16 con otro de 3/8. En este fragmento el intérprete además de digitar los cuartos 
de tono, deberá realizar los multifónicos y cantar en las secciones marcadas entre corchetes. 



El compás 30, escrito en 4/8 nos lleva al compás 31 donde el flautista mientras toca un fa5 
deberá hacer un glissando con la voz desde el fa4 al fa3 y de nuevo al fa4 generando mucha tensión. 
Tras un silencio dramático finaliza la primera sección. 



Sección II 


Introducción 

C 

D 

Transición 

Ubicación compases 

35-46 

47-57 

58-71 

72-78 

Compás 

4/4 

4/4 

6/16 

4/8 

4/4 

Alternancia 4/4 y 5/4 

4/4 


La segunda sección (compases 35-78) comienza con otra introducción, en la que se emplea 
y desarrolla material temático de la primera sección. Comienza con cuatro flexiones de afinación, 
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ascendentes y descendentes, con sonido residual que poco a poco se desvanecen como si fueran 
ecos. Este efecto junto con los silencios dramáticos entre una flexión y otra crean mucha 
expectación (compases 35-46). 




• 

iV Jf. cmlkmchure unformed in speeck posifltm 



O 

ftufcrwiively uncovtr 

o 

Imlrx fiom ü k*y lo A k*y 


•ppimimihngto ihc ptehe» eiven 

o 

Like fodinficchow 

009 


Progressive») opea 
Tines trum D mu 
toG na* 


niente 




Sha ka cha ha cha 


ka cha 


ka cha 


ka cha ka cha ha cha 


ha cha 


El tema C de esta sección comienza en el compás 47 empleando también flexiones de 
afinación con sonido residual, pero con un ritmo muy marcado. El compositor escribe 
interjecciones para conseguir una articulación percusiva pero da libertad al intérprete para que 
articule a su gusto pudiendo utilizar las interjecciones ya escritas o interpretar otras diferentes. 



°- °— 



Use resoniml thpc, du & da. I’ick and mix ¡n gjvcn styles for Ihís section. 


Seguidamente, repitiendo el mismo patrón rítmico, pero ahora con sonido convencional y 
uso de multifónicos y flutter tonguing, el autor ut ili za tanto el cambio de compás como el ritmo 
para dar la sensación de un rallentando (4/4, 6/16 y 4/8) hasta volver de nuevo al 4/4 en el compás 
57. 
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En el compás 58 comienza el tema D (compases 58-71). Este tema se caracteriza de nuevo 
por el ritmo y por la alternancia de escalas cromáticas de cuartos de tono y sonidos residuales 
percusivos en diferentes intensidades. Las frases se estructuran en cinco compases, esto es, cuatro 
compases de 4/4 y uno de 5/4 que actúa como principio y final de frase. 




<fti k* k* rt» kr te ct»r ku cfcu k» dt iháiáutt úi b b ^ ke d* u Ju b 
WkvYkiJtkjCttkrtokrt» J» * h. i* 
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En el compás 72 únicamente suenan sonidos residuales percusivos que se van contestando 
hasta llegar al compás 76, donde se inicia una escala de cuartos de tono con sonido convencional 
que culmina en el compás 78 con un grito que marca el final de la sección. 



Sección III 


A 

Transición 

Coda 

Ubicación compases 

79-85 

86 

87-96 

Compás 

4/4 

9/8 

3/4 

2/4 


En el compás 79 comienza enérgicamente la tercera sección de la pieza con la reexposición 
del tema A de la primera sección con el efecto de cantar y tocar simultáneamente (compases 79- 
85). Esta vez el tema aparece más comprimido ya que desaparecen los silencios que util iza en la 
exposición y no repite de nuevo el tema. 

El pasaje cromático descendente del compás 86 marca la transición hacia la Coda 
(compases 87-96) donde repite ideas musicales de las dos secciones e introduce nuevos efectos de 
timbre no utilizados antes en esta pieza como el Jet Whistle (sonido silbante producido al tapar el 
orificio de la embocadura con la boca y soplar enérgicamente). 
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utlirrf/.t 



poco rit. 


& 

ssssssshhhhhhhhaaaiw I' 11 


Note thai it is only neccMuy to mg thc duUis 
widi cottvenlionul iu>ie henda on the 'ast throellnea 


La coda tiene un papel concluyente, reafirmando la estabilidad de la tónica mi establecida 
en el primer tema. 


2.3.3. Deep Blue 
Contexto 

Deep Blue es una pieza para flauta y piano compuesta por Ian Clarke en 2012 que se inspira 
en el océano y en el canto de las ballenas. 22 

El compositor estrenó la obra en la convención de Manchester (Reino Unido) en verano de 

2012 . 

Análisis formal 


Estructura Deep Blue 


A 

B 

A’ 

Puente 

B’ 

Puente 

A” 

Ubicación 

compases 

1-49 

50-71 

72-120 

121-138 

139-160 

161-190 

191-200 


22 Clarke, I. (2012) Deep Blue. Londres: IC Music. 
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La pieza está en la tonalidad de Do m y la indicación metronómica que aparece al principio 
de la partitura es Gentle Groove. 

A lo largo de la pieza se intercalan dos temas: el tema A de melodías melancólicas y el 
tema B, mucho más rítmico y enérgico. 

El tema A (compases 1-49) lo podríamos dividir a su vez en dos partes: la primera 
(compases 1-25) en la que se presenta el tema y la segunda (compases 26-49) en la que se desarrolla 
con una mayor intensidad. 

El tema B (compases 50-71) se desarrolla a partir de un motivo de dos compases en el que 
se emplean flexiones de tono (,bending tones). Este tema se divide en dos frases: la primera 
(compases 50-58) comienza con este motivo en forma de progresión. Éste consiste en un grupo de 
corcheas con una “bordadura o floreo” mircrotonal producido por el bending tone. 


••••«•A®. 

01 



La segunda frase (compases 58-71) comienza en el compás 58 y continúa la progresión de 
este motivo que se va trasladando a otras notas del acorde con una intensidad mayor. Esta segunda 
frase no tiene una estructura clásica de 8 compases ya que el compositor en los compases 64-66 
acorta el motivo a un solo compás generando más tensión hasta culminar en el compás 67, donde 
se producirá una progresión descendente hasta retomar el tema A. 



El tema A’ (compases 72-120) comienza en el compás 72 y tiene la misma estructura que 
A. La melodía de la primera frase se forma con otras notas del acorde, pero la armonía se mantiene. 
La segunda frase es igual que la segunda frase del tema A, pero una octava por encima. 
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A continuación, aparece un puente en el que el piano realiza una secuencia rítmica y la 
flauta acompaña con unas notas largas que poco a poco van aumentando de intensidad hasta 
retornar de nuevo el terna B’. 

El terna B’ (compases 139-147) comienza con la segunda frase del tema B y continúa 
creciendo desde el compás 148 empleando notas superiores de los acordes para conseguir una 
mayor intensidad hasta llegar al clímax (compás 157). 

En el compás 161 tiene lugar un puente esta vez en compás de 3/4 y 2/2 donde el piano 
realiza un acompañamiento rítmico y la flauta acompaña con figuras de valores largos. 

En el compás 191 el piano continúa con esa secuencia rítmica en el registro más grave y la 
flauta retoma el tema A fragmentado que poco a poco se desvanece hasta desaparecer por 
completo. 

A lo largo de toda la pieza está presente la técnica extendida de bencling tones (flexiones 
de tono). 

Estas flexiones de tono/afinación se producen con la técnica de labios flexibles y con la 
ayuda de las digitaciones que aparecen en la partitura. Algunos movimientos con la flauta o la 
cabeza también pueden ayudar en determinados momentos a producir ese cambio de afinación, 
aunque no siempre es posible, especialmente en las secciones rápidas. 

Cada nota se da con su ámbito aproximado de desafinación, casi siempre hasta un cuarto 
de tono por arriba y un semitono por debajo. El tono hacia el que se inclinan las notas suele 
aparecer indicado en la partitura. 

Existen diferentes signos para indicar la afinación de las notas tal y como describe Robert 
Dick (1995) en su libro El desarrollo del Sonido mediante nuevas técnicas: 

Entonación 

^ Cuarto de tono alto j Ligeramente alto | Casi 1/4 de tono alto 

c| Cuarto de tono bajo | Ligeramente bajo j Casi 1/4de tono bajo 


En la partitura, la técnica extendida aparece representada de diferentes formas: 

Siempre que aparezcan figuras con cabeza de diamante se ha de emplear la digitación 

facilitada por el compositor. Si el bend se anota con una línea curva o señal de caída, se produce 
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una ruptura del sonido momentánea natural antes de la siguiente nota. Cuando el bend está 
indicado con una línea quiere decir que conecta las notas. 


Ejemplos: 


La flexión de tono aquí es como un suspiro y se forma 
naturalmente a medida que la nota disminuye. Gran parte de la 
flexión se realiza con la llave de pulgar añadida hacia el final del 
gesto, donde el tono es aproximadamente un Do natural ligeramente 
alto: de ahí el signo natural modificado con una flecha hacia arriba. 


ggpopp^ 






Se utiliza una cabeza de diamante para ilustrar el paso 
aproximado hacia el que se dirige la curva y el uso de una digitación 
determinada. 


También puede aparecer una abreviatura corta similar a la flexión 
representada con una flecha, como el ejemplo anterior. En jazz, es lo que se 
llamaría un signo de "caída". 



/ 


— ——-— \ — 

U*M»é 


Este es un ejemplo de notas que se conectan con el signo de la curva 
recta. El movimiento de digitación indica el cambio. 




En este caso se conectan dos notas. El primer mi se flexiona 
hacia abajo y después hacia arriba empleando la técnica de labios y la 
digitación que se muestra. Es importante que el intérprete observe el uso 
de la flecha hacia arriba en las alteraciones de la pieza. 
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2.3.4. Hypnosis 


Contexto 

Esta composición para flauta y piano compuesta por Ian Clarke en 1994 consiste en un 
arreglo basado en improvisaciones de Clarke con David Hicks y Simón Painter de 1986/88 cuando 
trabajaban juntos tanto en el estudio como en el grupo de rock. 23 

Tras la disolución del grupo, Hypnosis junto a otras piezas fueron revisadas por Clarke 
algunos años después. Hypnosis fue uno de los temas más populares de la banda cuando tocaban 
en directo. A diferencia de la versión original, muchos de los motivos de semicorcheas del piano 
fueron incluidos por Clarke posteriormente, mientras que la línea de bajo de la introducción sigue 
siendo la misma. 

La obra ha sido seleccionada para el programa de flauta de grado 8 de Trinity College y 
Guildhall School of Music and Drama en 2007. También aparece en el Camegie Hall y Royal 
Conservatory (sistema de exámenes de Canadá y EE.UU. de grado 1 a 10 más ARCT). 24 

Análisis formal 


Estructura Hypnosis 


Introducción 

Sección A 

Puente 

Sección A’ 

Ubicación 

compases 

1-2 

3-38 

39-46 

47-70 


La obra la podemos dividir en dos secciones debido a un cambio en la armonía de tan solo 
ocho compases que tiene lugar en la mitad de la pieza (compases 39-46). 

Este cambio armónico resulta de la ut ili zación del cuarto grado y el acorde napolitano 
trasladado posteriormente por progresión real una segunda descendente. Estos cuatro acordes se 
repiten conformando una frase de ocho compases. 


23 Clarke, I. (2012) Hypnosis. Londres: IC Music 

24 Clarke, I. (2016). Ian Clarke, Flautist/Composer, “Hypnosis”: http://www.ianclarke.net. 
http://www.ianclarke.net/pagel2.html 
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La pieza consiste en una improvisación en Mi eolio estructurada en frases de ocho 
compases que se dividen a su vez en semillases de cuatro. 

La sonoridad que emplea el compositor surge de la combinación del acorde de tónica con 
tensiones de 7 a y 9 a , el acorde del sexto y séptimo grado y la cadencia plagaL 

La pieza comienza con una introducción de seis compases donde el piano realiza con la 
mano derecha un ostinato de semicorcheas, y en la anacrusa del compás 3 comienza la Mnea de 
bajo con un motivo melódico de cuatro compases. 

En la anacrusa del compás 7 comienza la primera frase con la entrada de la flauta, mientras 
tanto el piano repite su motivo melódico de cuatro compases y el ostinato de semicorcheas. A lo 
largo de toda la pieza el piano realiza este patrón de semicorcheas con la mano derecha y acordes 
placados o línea de bajo con la izquierda. Esta distribución cambia cuando la intensidad que se 
requiere es forte y el patrón de semicorcheas pasa a la mano izquierda y el acompañamiento de 
acordes placados más rítmicos a la derecha. 

La flauta realiza la melodía de forma libre y expresiva empleando en muchas ocasiones la 
escala pentatónica de Mi. Estas melodías en ocasiones se repiten de forma ornamentada empleando 
diversas notas de adorno (mordentes, serrritrinos, grupetos...) en una gran variedad de matices. 
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Esta pieza no emplea técnicas extendidas y para su interpretación no se requiere que la 
flauta tenga platos abiertos ni pata de si. Solo aparece una flexión de afinación (bend note ) opcional 
en la última nota de la pieza. 

Hay alternativas más sencillas para algunos pasajes y un climax con un re6 opcional Las 
menos virtuosas están marcadas como la opción principal mientras que las más difíciles están 
marcadas como la ossia o alternativa. 


2.3.5. Orange Dawn 


Contexto 

Orange Dawn es una obra para flauta y piano compuesta por Ian Clarke en 1992. Se inspira 
originalmente en la puesta de sol del Gran Valle del Rift de Álfica Oriental. Representa el despertar 
de la vida animal exótica, especialmente de los flamencos rosados frente al sol naciente. 

Ante esta imagen aparece la figura del hombre envuelto en esta realidad (este “otro 
mundo”) donde sentirá diversas emociones que variarán desde la serenidad, hasta el temor o la ira; 
ésta última representada en la primera parte de la cadencia del piano. 25 


25 Clarke, I. (1992) Orange Dawn. Londres: IC Music. 
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Análisis formal 


Estructura Orange Dawn 


Intro 

A 

B 

Cadencia del 
piano 

A 

Ubicación 

compases 

1-4 

5-27 

28-55 

56-65 

66-79 

Centro tonal 

Mi M 

Mi M / Do M 

Mi b M 

Mi b M 

Do m 

Compás 

10/4 

14/4 

8/4 

Alternancia 
de 4/4 y 2/4 

4/4 

4/4 

2/4 

Alternancia 
de 5/4 y 4/4 


Bajo la indicación de Other Wordly (otro mundo) comienza la introducción de la pieza 
creando un ambiente místico. Ésta tiene una duración de cuatro compases en los que la flauta 
realiza una melodía a piacere y el piano la acompaña arpegiando acordes con tensiones de 7 a , 9 a , 
1 I a y 13 a en el registro agudo. 


Olher Worldly 



En el compás 5 se inicia el tema A con un ostinato de semicorcheas que realiza el piano 
con la mano derecha mientras que con la mano izquierda realiza motivos temáticos. 

En el compás 12 entra la flauta realizando la misma melodía que en la introducción, pero 
ahora queda sujeta al acompañamiento del piano. El tema poco a poco va creciendo en intensidad 
y altura hasta llegar al compás 21 donde se produce un cambio de tono a Do M y la flauta llega 
hasta un reó. En el compás 23, 24 y 25 la flauta realiza un pasaje de fusas de forma virtuosa en 
diferentes matices: mezzoforte, mezzopiano y forte hasta llegar al tortísimo en el compás 26. En 
ese mismo compás, el intérprete pasará de un tortísimo a un pianísimo de forma gradual hasta 
llegar al allargando, donde deberá crecer nuevamente en intensidad hasta llegar al calderón de la 
doble barra. 
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Tras esta pausa, comienza la sección B, en la tonalidad de Mi b M. En esta parte, la flauta 
realiza la melodía (negras) al mismo tiempo que se acompaña a sí misma (semicorcheas). 

Como dice Clarke (1992) “La melodía de la sección central debe flotar de forma expresiva 
y flexil)le sobre las notas que se desbordan en cascada.” 



Esta sección la podemos dividir en frases de ocho compases: la primera del compás 28-35, 
la segunda del compás 36-43, la tercera del compás 44-51 y la cuarta de cuatro compases del 
compás 52-55. 

En el compás 56 comienza una cadencia del piano que se desarrolla mediante el despliegue 
de arpegios y que aumenta progresivamente de intensidad y altura empezando por el registro grave 
hasta llegar al agudo. En el compás 61, bajo la indicación de largamente, el piano realiza el tema 
de la sección B con la mano derecha utilizando acordes placados, mientras que con la mano 
izquierda acompaña la melodía con los acordes desplegados en corcheas. 


Largamente 


\ i M ,f ) j I \ I l 


espressivo 

L 




En el compás 66 comienza la sección A’ en compás de 5/4 empleando de nuevo la 
velocidad del tempo primo. Bajo la indicación de lontano el piano comienza a tocar unos trinos y 
trémolos creando un ambiente misterioso. Sobre este acompañamiento, la flauta tocará de forma 
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expresiva la melodía del tema A, esta vez en la tonalidad de Do m que poco a poco se irá 
desvaneciendo. 




En el compás 75 se produce un cambio de tono a Do M donde el piano y la flauta se van 
contestando mediante trémolos y trinos tímbricos hasta llegar al compás 78. En este compás la 
flauta concluye con un do grave y el piano despliega el acorde desde el do-1 al do5 con una 
intensidad cada vez menor hasta desaparecer por completo. 



Lo más característico de esta pieza es la gran variedad de colores y matices sonoros que se 
emplean para crear diferentes ambientes. 

En la primera y última parte de la pieza se emplean digitaciones alternativas para conseguir 
un sonido más etéreo, creando un ambiente misterioso y enigmático. 
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Todas las figuras con cabeza de diamante deben tocarse con la digitación que aparece en 
la partitura. Desde un punto de vista práctico, es útil tener en cuenta que las digitaciones 
alternativas pueden memorizarse más rápidamente si se relacionan con digitaciones conocidas. 

Las flexiones de tono indicadas con líneas rectas se ejecutarán deslizando los dedos 
correspondientes entre las dos digitaciones, tal como indican las flechas (bajando solo la anilla y 
dejando el agujero de la llave descubierto). 

Los trinos que aparecen en esta pieza son tímbricos, esto es, decoraciones expresivas 
producidas por trinar entre dos tonos ligeramente diferentes. 


3. PROCESO CREATIVO 
3.1. Antecedentes 

Tal y como se describe en la introducción, El mito de la Caverna a través de la música de 
Ian Clarke: convergencia de la música y la danza en el proceso creativo, consiste en una 
escenificación del Mito de la caverna (Platón), obra clásica en la historia mundial de la filosofía a 
través de la música y la danza. 

Para poder llevar la idea a cabo, realicé un guión inicial con la narrativa para la 
escenificación de la pieza, describiendo ciertos elementos escénicos e interrelacionándolos con 
una selección de piezas musicales. 


GUION INICIAL 

El mito de la caverna a través de la música de Ian Clarke 

DENTRO DE LA CAVERNA: Los personajes de nuestra historia aparecen (de espaldas al 
público) atados frente a una cortina blanca. Tras esta cortina se encuentra un foco (única 
iluminación) que iluminará la sala y nos permitirá realizar teatro de sombras y/o realizar 
proyecciones. 

Sin ningún tipo de presentación comienza a sonar: The Great Train Race, flauta sola 
( 4 : 17 ): https://www.yo utube.com/watc h?v=zJUMsRic2U4 

Todos miran embelesados la cortina donde aparecerá: 
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a) Teatro de sombras con marionetas de trenes que compiten en una carrera. 

b) Proyección de una película de trenes en blanco y negro/ imágenes trenes. 

Sentidamente comienza asonar: Zoom tube, flauta sola (4:00): 
https://www.yo utubc.com/watch?v= tCEjOYW Ak 

Aparece una persona tras la cortina bailando. Uno de los prisioneros que está mirando la 
cortina, se siente atraído por lo que está viendo, siente curiosidad y “se libera de sus ataduras ” 
(00:48). Poco apoco se va acercando a la cortina (1:08) y tras varios intentos, la toca (1:26). Al 
hacerlo, el terror le invade, ya que se da cuenta de que lo que está viendo no es real No es una 
persona real 

(1:51) En ese momento, vuelve con los demás e intenta decirles lo que ha sentido al tocar 
la cortina. La mayoría no le presta atención, pero algunos, sí (1:59-2:10). Va de un lado a otro 
intentando hacerles ver a los demás prisioneros que todo es un engaño (2:12-2:47). Asustado, pero 
con mucha curiosidad, se dispone a descubrir la verdad. Él y unos cuantos más se acercan a la 
cortina y la tiran al suelo, al mismo tiempo que todos gritan (2:47). Al quitar la cortina todos 
quedan cegados por la luz de la verdad (incluido el público). 

(La persona que estaba detrás de la cortina bailando se agacha rápidamente y desaparece). 

Todo el mundo está deslumbrado y todos los demás prisioneros huyen ocultándose de la 
luz salvo los que han tirado la cortina que permanecen en el centro del escenario (aguantando la 
incomodidad de la luz de la verdad). 

Cambio escena: Se apagan todas las luces y se representa la salida de la cueva. 

SALIDA AL EXTERIOR: Cambio de iluminación: ahora toda la sala está iluminada y los 
personajes comienzan a bailar. Descubren el mundo tal cómo es, pero con dificultad (les molesta 
la luz). 

Orange dawn (6:17): https7/www.youtube.com/watch?v=PZIL8izNzíQ 

Al final de esta pieza solo queda una persona en el escenario (el resto se quedan cegados y 
vuelven a la caverna: no pueden aceptar la realidad). Él, en cambio, se acostumbra a la luz del 
mundo. 

Hypnosis (4:39): https7/www.youtube.com/watch?v=aPQtK31ZPVw 

Se siente solo y reflexiona. Decide volver a la caverna, pero no se siente cómodo ya que es 
conocedor de la verdad. (1:54) No lo soporta más y sale de la cueva, es libre. Sin embargo, siente 

pena por los demás (mira a la cueva, pero no vuelve, avanza). 
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(Esta lucha de sentimientos aparece durante toda la pieza: felicidad personal e infelicidad 
por la sociedad) 

Cambio escena: Se oscurece todo, pero se mantiene un foco en el protagonista. 

(Intro) + Maya (4:20): https://www. youtube.com/wa tch?v=ZGHXeOL AdY 

Se siente solo pero acepta la realidad, no puede estar en la caverna porque ya ha alcanzado 
la verdad. En ese momento aparece otra persona en el mundo de las ideas (y otro flautista) y se 
descubren a ellos mismos y al mundo juntos (coreografía conjunta de flautistas y bailarines). 

FIN 


Tras la elaboración del guión, contacté con el Conservatorio Superior de Danza de Alicante 
y presenté mi propuesta de colaboración al centro. 

Una vez aprobada por la Comisión de Coordinación Pedagógica, se informó e invitó a todo 
el alumnado del centro a dicha colaboración. Los alumnos interesados en coreografiar e interpretar 
el proyecto debían ponerse en contacto con la profesora Leticia Leño quien decidiría de entre todos 
los interesados, quien asumiría el proyecto. 

Linalmente, Katherine Valera Reynaert, alumna de 4 o curso de Danza contemporánea, es 
seleccionada como la única bailarina para el proyecto. 

Tras la primera reunión con Katherine, se acuerda la revisión conjunta del guión, bajo la 
nueva pretensión de llevar a cabo un proceso creativo conjunto, muestra real de la colaboración 
integral entre música y danza, lo que supone a su vez la puesta en marcha de una investigación 
performativa. 


3.2.Implicación y alcance 

Para dar cuenta del proceso creativo, se conviene la realización de un registro diario 
independiente, mostrando un planteamiento desde la danza y desde la música. Sin embargo, tras 
varias sesiones de trabajo, se asume este planteamiento desde un punto de vista metodológico y 
escénico holístico, lo que nos proporciona una mirada metodológico-creativa, y una mirada 
metodológico-escénica. 
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3.3. Un punto de partida 

El proceso creativo emprendido supone así una revisión de la música de Ian Clarke, desde 
la que se establecerá la narrativa de la representación en función de la temática del mito de la 
caverna. Para ello será necesario realizar una lectura y una búsqueda de significados de la obra 
original de Platón, permitiendo establecer una relación entre música y filosofía que dará lugar a la 
composición de las escenas. 

3.4. Planteamiento inicial 

Desde el punto de vista creativo, pretendemos y acordamos revisar y actualizar el mito, 
asumiendo una interpretación libre en cuanto a formato, pero sujeta a su temática fundamental. La 
dicotomía del mundo de lo real y lo ficticio nos proporciona el enfoque desde el cual plantear la 
narrativa de la historia. La relación en la escena entre música y danza, la selección de recursos y 
la distribución délas escenas y el espacio escénico, apoyan asimismo y refuerzan el significado de 
esta dicotomía, emergiendo un significado propio en la obra resultante que coincide con la temática 
del mito. 


3.5.Re visión y documentación del Mito de la Caverna 

3.5.1. Temas fundamentales y elementos de la pieza 

El engaño o la mentira: 

La filosofía idealista de Platón establece la verdad despojándola de lo construido por el 
hombre, lo racional alejado de lo físico, la idea de las verdades absolutas. Este tema plantea la 
dualidad entre la verdad y el engaño. 

La primera escena comienza con la imagen de las sombras que nos hace cuestionarnos 
sobre cuál es la realidad. En relación a esta cuestión, proponemos dos realidades escenificadas por 
cada uno de los personajes. Ambas, muestran su realidad, pero ¿qué sucedería si estas realidades 
coincidiesen en el mismo espacio y tiempo? 

Al hilo de lo anterior, buscamos un objeto distorsionador que nos permitiera jugar con las 
perspectivas y los espacios, y que escapara de la literalidad del mito. Y con la intención de 
actualizar nuestra versión de la obra original, pensamos en ut ili zar la proyección de un video de 
animación, elemento que ya había sido incluido en el guión inicial de la pieza. 
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Espacialmente, pensamos en la delimitación de diferentes realidades en diferentes espacios 
de acción. ¿Quién está dentro/fuera? ¿Qué le sucedería a cada personaje si saliesen de su espacio? 
¿Cómo invertimos sus realidades? 

La falsedad pennanece, en ausencia de motivos para cuestionar lo “real”, pero ¿qué implica 
cuestionar lo real? ¿Implica salir de la zona de confort? 

La liberación (quitar las cadenas) 

Esta escena en el mito escenifica el cambio cualitativo que supone acceder a una verdad, 
antes desconocida. Creencias que se tambalean creando incertidumbre y ansiedad y crean un 
conflicto en la línea de acción de los personajes de la obra. La liberación propuesta en el mito, 
dibuja la idea de progreso o conocimiento como la superación de una forma de pensamiento 
determinada que ya no es válida, lo que coincide con el concepto de revolución y cambio de 
paradigma de Tilomas Kuhn (1962), La Estructura de las Revoluciones Científicas , siendo además 
emblema del avance científico, avanzar desde el caos, y la idea de progreso entendida como 
superar la incertidumbre (definición literal de ciencia). 

Para representar las cadenas del mito, nos planteamos la división del espacio escénico a 
partir de un elemento, la cuerda. Este elemento ocasiona efectos distintos en la realidad de los 
personajes, y además contribuye a la división del espacio de acción en la escena, por lo que aporta 
y refuerza la idea de la dualidad platónica. La cuerda representa a su vez libertad y angustia en 
ambos personajes de forma que su relación con la cuerda difiere sustancialmente, siendo un 
elemento dinamizador de la pieza. 

La ascensión 

El cambio psicológico que supone acceder a la “verdad” se traduce en un proceso costoso 
e incómodo que los personajes experimentan a lo largo de la representación en momentos distintos. 
Despojarse de la realidad anterior son procesos paralelos que ambos personajes viven desde un 
lugar incierto y desconocido, lo que les lleva a coincidir al final del proceso. 

El retomo 

Platón realiza una lectura dogmática de esta escena. Una vez conocida la realidad, se hace 
necesaria la difusión de las nuevas “ideas”, comenzando el proceso de democratización. 

Esta escena sitúa a los personajes en la posición de revelar la verdad absoluta, dueños de 
la luz de la razón. 
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La luz es tomada aquí desde el inicio en la proyección de la pantalla, y se traduce en la 
escena final en la luz de unas linternas, reveladoras de la verdad. 

3.5.2. Segmentación temático-musical y configuración de escenas 

Una segpnda fase comienza con la selección musical de los temas que compondrán las 
escenas del mito. Se produce un cambio en la selección de temas inicial y se altera el orden debido 
al cambio de narrativa. Los temas seleccionados finalmente son los siguientes: 

1. The great train race (flauta sola) 

2. Zoom tube (flauta sola) 

3. Deep Blue (flauta y piano) 

4. Hypnosis (flauta y piano) 

5. Orange Dawn (flauta y piano) 

3.6.Metodología de trabajo 

El proceso de creación es muy diferente en ambas disciplinas ya que parto de un repertorio 
musical estructurado desde el cual experimento emociones y transmito ideas, mientras que la 
bailarina parte de esas emociones e ideas para crear una coreografía, tratándose de un proceso 
inverso. 

El guión inicial y los audios fueron el soporte sobre el cual empezamos a crear la pieza. 
Algunas ideas se mantuvieron y otras se fueron adaptando a las necesidades de la nueva narrativa. 

Parala elaboración de la pieza, delimitamos las partes musicales deforma auditiva a partir 
de un análisis estructural previo, relacionando el minutaje de las grabaciones facilitadas con el 
número de compases de las partituras, para referimos a ideas musicales concretas y determinar 
acciones de forma conjunta. 


Música 

Danza 

Análisis musical escrito 

Análisis musical auditivo 

Número de compases 

Minutaje 


Fue muy importante realizar un buen análisis de las piezas musicales antes de comenzar a 
trabajar con la bailarina, ya que la partitura no estaría presente en los ensayos. La memorización e 
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interiorización del repertorio fue clave para poder llevar acabo esta fusión entre música y danza, 
puesto que la partitura acapara nuestra atención y dificulta la interrelación con la bailarina y 
también con el público. 

Además, es necesario tener en cuenta que los bailarines asimilan las obras de forma 
auditiva y se refieren a determinados pasajes mediante sensaciones o cualidades musicales 
generales. Por lo que dominar el repertorio es imprescindible para no recurrir a la partitura cada 
vez que se requiera trabajar un pasaje específico, agilizando así el trabajo en los ensayos. 

También, a través del análisis, se establecieron puntos de inicio para las diferentes acciones 
y la composición délas escenas teniendo en cuenta los diferentes planos: cuerpo, espacio y tiempo. 

Uno de los recursos utilizados para ayudamos a seguir la línea de acción de la pieza, fue la 
distribución de tarjetas por el espacio con las acciones ordenadas en relación a la música. 

A la hora de diseñar las escenas, también se tuvo en cuenta mi capacidad de movimiento, 
ya que, en ciertos pasajes técnicamente complejos, ésta era reducida. En esos momentos la acción 
recaería sobre la bailarina. 

La metodología empleada en el proyecto es secuencial ya que comenzamos a ensayar los 
temas en el orden establecido, pero a su vez es cíclica, ya que se retomaron los temas anteriores 
para adaptarlos a las nuevas ideas que surgieron a lo largo del proceso, suponiendo una 
reconfiguración continua del proyecto desde el inicio. 

A lo largo de todo el proceso se ha producido una reestructuración y profúndización de las 
escenas, así como la reflexión sobre el argumento y evolución de la pieza. 

La secuenciación del trabajo realizado es la siguiente: 

En el plano musical: 

Documentación sobre el compositor, estilo musical y análisis de las obras. 

Interpretación del repertorio con la ut ili zación de técnicas extendidas. 

Memorización 

En el plano creativo: 

Documentación sobre Platón, danza e investigaciones de carácter performativo. 

E laboración de una narrativa. 

Reconfiguración del proyecto a través de la experimentación. 

Interpretación performativa. 
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3.7.Composición de escenas 



Escena 1: La mentira 

■ The Great Train Race 


Sinopsis 

Acciones 

Espacio total (escenario) 

Tiempo 


Irene empieza a tocar en 

Dentro del espacio delimitado por 

Introducción 


sincronización con el vídeo (de 
espaldas a éste). 

la cuerda. 

Tema A 

La escena presenta a un personaje 
que se encuentra dentro de un 
espacio delimitado. Detrás de 

Comienza a intentar salir del 
espacio delimitado por la cuerda, 
pero vuelve continuamente dentro 
de él (siempre mirando al 
público). 

Hacia atrás 

Tema B 

Terna A’ 

ella, se desarrolla una proyección 
en la pantalla que el personaje 
ignora. En un momento dado, el 
personaje se da cuenta de la 
existencia de la proyección y la 
realidad que ésta refleja y 
siembra el miedo en ella. 

Mira a la pantalla y al público 
sobresaltada (pivotando) hasta 
que finalmente sale de espacio y 
mira fijamente la pantalla (de 
espaldas al público). 

Atemorizada, comienza a 
caminar hacia atrás sin apartar la 
vista de la pantalla y entra de 
nuevo en el espacio delimitado 
por la cuerda y decide no salir de 
él. 

Fuera del espacio (detrás) 

Tema C 


Mira hacia el público con 
angustia y con resignación 
termina la pieza. 

Dentro del espacio. 

Terna A” 

Codetta 
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Escena 2: Enfrentamiento de realidades - Zoom Tube 

Sinopsis Acciones Espacio total (escenario) Tiempo 


El personaje se ve obligado a 
abandonar despacio seguro, 
debido a la invasión de otro 
personaje. La actitud del primero 
pasa a ser defensiva tras perder el 
control de su zona de confort. El 
segundo se ve amedrentado e 
indefenso y acaba atrapado en la 
zona del primero, pero en él, el 
efecto no es de confort, sino de 
angustia e incomodidad. 


Irene empieza a tocar y se mueve 
tranquilamente dentro de su zona 
de confort. 

Kate entra en escena de espaldas 
a Irene y al público y avanza 
poco a poco hacia el plano 
frontal Irene se mueve de forma 
más inquieta. 

Ambas se encuentran. 


Movimientos con trayectoria 
opuesta. 

Duelo. Invasión - Defensa 


Kate rodea a Irene con la cuerda. 
Irene grita y se libera de ella. 
Kate se asusta. 

Irene intimida a Kate. 

Kate se enreda con la cuerda y 
queda inmovilizada. 


Irene: Dentro del espacio 
delimitado por la cuerda. 

Kate: Atrás izquierda (fuera del 
espacio). 

Irene: Delante derecha (dentro 
del espacio). 


Kate: Delante izquierda. 
Irene: Delante derecha. 


Kate: fondo derecha 
Irene: fondo izquierda 


I Sección: Introducción 
Tema A 

Terna A’ 

Transición (compás 22) 

Tema B 

Transición (compases 31-34) 

II Sección: Introducción 

Tema C 
Tema D 

Transición 

III Sección: Tema A 
Codetta 
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Escena 3: El cambio - Deep Blue 

Sinopsis 

Acciones 

Espacio total (escenario) 

Tiempo 

El primer personaje exhausto tras 
la defensa de su espacio, y su 
pérdida, habita el nuevo espacio 
desde la inseguridad, 

Irene camina hacia el centro del 
escenario y comienza a tocar. 

Kate sigue en el suelo inmóvil 
(Solo de Irene). 

Irene: Delante centro. 

Kate: Detrás derecha 

Tema A 

Tema B 

encontrándose en una nueva zona 
ajena a ella. 

Irene poco a poco se desplaza 

Irene: Detrás izquierda 

Transición (compases 67-71) 

hacia atrás y Kate avanza hacia 

Kate: Delante centro 

Tema A 

Por el contrario, el personaje que 
ha acabado enredado, intenta 

delante (Solo de Kate con la 
cuerda). 


Puente 

Tema B 

escapar y lucha para liberarse del 
nuevo espacio que le atrapa. 

Kate se libera de la cuerda y la 
coloca en el centro del escenario, 

Irene: Centro izquierda 

Kate: Centro derecha 

Puente 

De forma costosa, ambos 
personajes perciben una realidad 

separando su espacio del de 

Irene. Movimiento en espejo. 



distinta a la que ya conocían y la 
asumen hasta tal punto que el 
espacio de ambos acaba 
fimdiéndose en uno solo. La 

Intercambio de espacios. Kate e 
Irene cruzan la línea que separa 
ambas realidades. 

Irene: Centro derecha 

Kate: Centro izquierda 

Tema A’ 

delimitación visual desaparece, y 
se produce un intercambio de 
espacios, de perspectivas, de 

Kate quita la cuerda y se va hacia 
atrás. 

Irene: Centro derecha 

Kate: Detrás izquierda 


empatia. 
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Escena 4: Liberación -Hypnosis 

Sinopsis 

Acciones 

Espacio total (escenario) 

Tiempo 


Irene avanza hacia delante 

Irene: Delante derecha 

Introducción 

Cada personaje ha sufrido un 

mientras toca el piano. 

Kate: Detrás izquierda 


cambio que ha hecho que sus 
creencias se tambaleen, por lo 

Irene comienza a tocar. 


Tema A 

que ahora son personas distintas. 

A pesar de permanecer apartadas 
una de la otra hay algo que las ha 
conectado, un proceso de cambio 

Kate comienza a bailar mientras 
avanza hacia delante e Irene se 
desplaza al centro del escenario. 

Irene: Centro derecha 

Kate: Delante izquierda 

Compás 23 

en común. Por lo que su realidad 
y su espacio son ahora 
compartidos. 

Ambas caminamos hacia delante. 
Movimientos conjuntos en el 
mismo plano sin perder contacto 
visual (dúo). 

Irene y Kate: Delante 

Transición 

Tema A’ 
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Escena 5: Difusión - Orange Dawtt 

Narrativa (sinopsis) 

Cuerpo (movimiento) 

Espacio total (escenario) 

Tiempo (música, silencios...) 

En esta realidad compartida 

Irene comienza a tocar y Kate, 

Irene y Kate: Delante. 

Introducción 

aparece la luz como la fuente de 

desde la quietud comienza a 



conocimiento. 

moverse primero con los 
impulsos del piano y 



Se observa como ambos 

posteriormente con la flauta. 



personajes han alcanzado la 
verdad del mundo de las ideas. 

Mientras toca el piano, Kate se 

Irene: Delante izquierda 

Tema A 

Por lo que se sienten responsables 

desplaza hacia atrás en busca de 

Kate: Detrás derecha 


de llevar la luz de la razón al 

las linternas e Irene se aproxima 



resto (el público). 

al piano. 



La luz se difunde al público a 

Kate comienza a bailar con la luz 

Irene: Delante izquierda 


partir de la música y la danza en 

de las linternas. Se ilumina a sí 

Kate: Detrás derecha 


sintonía, fundidas ya en una única 

misma primero y 



realidad. 

progresivamente avanza hacia 

Irene iluminándola a ella y al 



Los espectadores, aparentemente 

espacio que le rodea. 



ajenos a la historia, descubrirán 
que han estado involucrados en 

Irene se coloca en el centro y 

Irene y Kate: Centro 

Tema B 

ella desde su propia perspectiva, 

Kate le rodea con la luz. 



cuando la luz de la razón les 




alcance 

Ambas bajan del escenario, cada 

Irene: lateral izquierdo 

Cadencia del piano 


una por un lateral 

Kate: lateral derecho 



Kate se coloca detrás de Irene 
(sombra) e ilumina a los 
espectadores mientras Irene toca. 

Delante del pasillo central 

Tema A’ 
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4. CONCLUSIONES 


Realizar este proyecto ha sido una experiencia muy positiva en el ámbito académico y 
personal ya que ha sido una fuente de aprendizaje constante que ha servido para poner a pmeba 
mi creatividad e imaginación. 

Con la elaboración de este trabajo he llegado a las siguientes conclusiones: 

Además de conservar el patrimonio musical histórico, es importante dar visibilidad a la 
música de compositores actuales ya que forman parte de nuestro legado musical más cercano. 

Es necesario incluir el estudio y desarrollo de las técnicas extendidas en nuestro estudio 
diario ya que conocer y dominar las posibilidades sonoras de nuestro instrumento forma parte de 
nuestra formación como intérpretes. Muchos compositores actuales como Ian Clarke incluyen 
estas nuevas sonoridades en sus creaciones convirtiéndose en una rama principal de la 
composición. Tanto en el repertorio conservador actual como en la música improvisada, en la 
vanguardia clásica, en el jazz nuevo y tradicional o en los estilos populares, se emplean estas 
nuevas sonoridades. Además, el estudio de estas nuevas técnicas beneficia al flautista clásico en 
muchos aspectos, ya que se desarrolla la flexibilidad y sensibilidad de la embocadura, se agudiza 
el sentido de la afinación y se incrementan la gama de colores y dinámicas sonoras. Por todo ello, 
considero necesaria su introducción como una nueva fase de estudio complementaria a los 
ejercicios diarios (sonido y técnica), a los estudios y a las obras. 

Por otro lado, la creatividad es una de las capacidades más importantes del ser humano. Es 
el punto de encuentro entre la imaginación y la realidad, la emoción y el conocimiento. Crear algo 
nuevo implica salir de la zona de confort, comprender la realidad desde distintas perspectivas y 
facilitar la resolución de problemas. Es por ello, que trabajar y valorar la importancia de ésta en la 
educación, es fundamental para mejorar la calidad de vida délas personas. Ser creativo no implica 
una ruptura con lo establecido, pero tal y como dice Toffler (1971) en su libro Le choc du futur, 
“Es absurdo pretender que el fúturo no nos reserve nada más que la prolongación rectilínea de las 
tendencias del presente. [...] El cambio no solo es necesario para la vida. Es la vida.” Por lo que 
es importante crear proyectos que se adapten a las tendencias actuales y ofrezcan diferentes 
formatos para atraer a un público diverso. 

La investigación performativa trata de profundizar el conocimiento de los fenómenos que 
tienen lugar durante el proceso creativo. En este caso, dicho proceso se ha llevado a cabo junto 
con Katherine Valera Reynaert, alumna del Conservatorio Superior de Danza. Este proyecto 
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colaborativo ha sido muy enriquecedor para ambas partes, yaque música y danza tienen numerosos 
aspectos en común, de los que pueden beneficiarse mutuamente. Sin embargo, lograr esta 
colaboración no ha sido tarea fácil debido a la escasa cooperación entre ambos centros. Espero y 
deseo que esta iniciativa sirva de precedente para la elaboración de nuevos proyectos 
performativos y también para una mayor participación entre ambos centros en futuras propuestas. 

Finalmente, este trabajo ha generado una inquietud personal para la elaboración de 
proyectos futuros dentro de la investigación artística performativa. 
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ANEXOS 

Alegoría de la caverna 
The Great Train Race 
Zoom Tube 
Orange dawn 
Deep blue 
Hypnosis 
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